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El PLACER DE CREAR 







En resumen el arte siempre estará vinculado a instituciones, museos, galerías y todo circuito que 
funcione con el sistema social, político, religioso y económico, ya que es un elemento fundamental 
para el desarrollo de la humanidad. La estética, el estilo, y las nuevas vanguardias serán 
determinados por los poderes de la época. Son estos circuitos los que determinaran que es arte bien 
sea por habilidad o virtuosismo, por genialísimo o por simple conveniencia. Cualquiera que esta sea 
existe un elemento fundamental para dicho fenómeno, el placer dentro de la creación del arte ha  









<PLACER-VISUAL > <CREACIÓN ARTÍSTICA> <DELIMITACIÓN Y FORMA> 
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In short art will always be linked to institutions, museums, galleries and any circuit that works 
with the social, political, religious and economic system, since it is a fundamental element for 
humanities development. The aesthetic style and the new avant-gardes will be determined by the 
power of the epoch. These circuits are those that will determine what is art, may it be for skill or 
virtuosity, for genius or for any expediency there may be. A fundamental element exists for the 
above mentioned phenomenon; the pleasure that resides in the creation of art has been and will 
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En este ensayo se hará un Análisis del público, su percepción y lo que involucra el quehacer 
artístico en su respectiva época, como influencio a este, para que se conformen las estéticas del arte 
partiendo desde una ideología  política, social, religiosa, económica… en la que el artista se vio 
dependiente de un mecenas, curador o críticos  de estos ahora  llamados círculos del arte.  
 
Como referente, el texto de un crítico del tipo literario (L.L. Schücking, Die Soziologie der 
leterarischen Geschmacksbildung), texto al que he acudido por su claridad de explicación, no 
obstante tratándose de un arte afín, el documento da una aproximación histórica a los procesos y 
elementos que afectan y desarrollan la actividad del artista y a los grupos a los que se deben sus 
movimientos de forma y contenido. Y como el arte se ha determinado por los hombres que 
componen los diferentes “grupos sociológicos”. 
 
 Me pareció interesante tomar el tema de la literatura y su desarrollo, ya que es el más aproximado a 
las artes plásticas, en  el gusto e influencia de los públicos sobre las tendencias artísticas en la 
historia y las variables determinantes en las distintas épocas. 
 
De esta manera, a través de conocer la importancia que obtuvo y que tiene hasta nuestra época, la 
influencia del público en las distintas tendencia artísticas sería prudente preguntarse ¿para quién se 
hace arte? ¿Quién determina los  contextos histórico-sociológicos  en la historia del arte? 
 
A pesar de todas las influencias a la que está expuesta el ser creador existe un espacio en la que la  
creación artística depende solo y únicamente del artista, ya que el acto de creación exige 
creatividad, gozo, fuerza y expresión. Donde se podría experimentar una autonomía del artista. 
Analizaremos algunos postulados del historiador y crítico español José Ortega y Gasset, de su libro 
La rebelión de las masas (1, El Hecho de las Aglomeraciones), en los que se refiere al acenso de “la 
masa”, o pueblo concreto como representante político de las sociedades actuales, frente a lo que 
determina como “minorías” o personas ilustres, suplantada ésta en sus tradicionales actividades, 
respecto a la “democratización de la cultura”. 
 
En un segundo capítulo abordaremos  la creación artística dentro de la racionalidad y como 
tendemos a definir constantemente las cosas dentro de la misma.  Pero existen en esta creación 
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elementos inmutables, que analizaremos en este ensayo, (Dutton  2010) afirma  que entre ellos esta: 
la novedad, la creatividad, la originalidad y la capacidad de sorprender.  
 
 Abordándolo desde el  lado instintivo-cultural del ser humano como tal, como creador, como 
constructor de ideas, que se ha valido con mayor certeza a través de los objetos., único puente de 
conexión con el mundo de lo imaginado.  
Dando a conocer  al   fenómeno arte como un simple raciocinio  de la especie humana que  define o 
trata de definir algo para dar explicación a lo que no se  logra comprender en su totalidad, 
exponiendo que la creatividad forma parte  de una necesidad del individuo como especie, una 
necesidad de satisfacción plena que se encuentra en la creación sea definida como artística o no.  
 
La satisfacción física en cuanto al placer visual y una satisfacción psíquica en  el hecho de 
presenciar o palpar esos mundos de la imaginación crean una  conexión desde lo subjetivo a lo real, 
siendo el motor funcional mismo de la producción del objeto escultórico. 
 
Trataremos en un tercer capítulo de abarcar la importancia del objeto artístico, sus características 
principales, analizando el aspecto estético, la forma, el color , dando  importancia a un lenguaje 
visual la que tiene como facultad expresar cualquier tipo de interpretación, porque  pone a 
consideración en primer plano a la imaginación, en la que  la  interpretación individual de los 
objetos (la primeridad) da apertura a  lenguajes estéticos y al  entendimiento de que el arte es una 
expresión personal independiente opuesto a toda clase de  filtro social, reglas, parámetros o ideas 
enmarcadas en una conceptualización del arte, o de lo que entendemos, o lo que nos han dicho que 
es el arte, y que  no lo es. 
¿O fue este término arte como lo conocemos el que marco el punto de partida para que se dé la 
creación de objetos sin necesidad de que estos sean  artístico?  
De ahí la necesidad del artista de involucrarse directamente con la obra retomando espacios de 
interés que correspondan a la creación artística ligado al placer directo donde ningún circulo o 















UNA DISERTACIÓN APROXIMATIVA AL “GUSTO ARTÍSTICO” 
 
 
1.1.- Acerca de la inminencia e influencia de los púbicos sobre las 
tendencias artísticas en la historia  
 
Cabe acotar en este capítulo que los estudios sobre “gusto literario”, se dan de manera tardía, 
respecto a lo que a duración del arte se refiere, pues, este tipo de esfuerzo se viene dando más desde 
el siglo XIX, con Évolution des genres dans l’historie de la littérature, en 1890, del crítico literario 
francés Ferdinand Brunetiér. Otro dato interesante es que, tanto en historia de la literatura, como en 
estudios sobre la historia del arte, se enfatizaba en la historia del artista y de la obra de arte, dejando 
a un lado este otro punto más ligado a las sociologías del gusto artístico. Una acotación, hecha por 
el autor de una de estas “sociologías”, el crítico alemán L.L. Schücking, respecto al libro de 
Brunetiér, es que, por estar de moda las tesis da Darwin en esos años, a todos los aspectos, por más 
disímiles que éstos fueran, había que aplicarles las características de las especies, todas darwinianas, 
para pasar por verdad. 
 
 Lo que hace Brunetiér es reflejar esto en los géneros de la literatura y de las bellas artes con su 
paso de juventud, plenitud, agotamiento, madurez, decadencia y muerte, repitiendo a Darwin, y 
obviando, u olvidando, que las especies se desarrollan independientemente, pero el arte es 
dependiente del pensar humano. Las especies compiten, luchan por la vida. En el arte, son las 
tendencias las que luchan entre sí –ni los géneros, ni las obras concretas. “No son las obras de arte y 
las formas las que deciden de sí mismas: quienes deciden sobre ellas son los hombres.” (Schücking, 
1931 pág. 12) El cambio de formas es importante en el orden humano, en lo concerniente a arte, 





Los aspectos decisivos que rigen las diferencias entre el gusto contemporáneo del gusto de las 
generaciones pasadas, puede interpretarse de la misma manera de los valores que defienden los 
viejos y los jóvenes de una misma generación: se extremarán los recursos, cuando no las acciones. 
 
En cierta ocasión, Lord Chesterfield, Philip Dormer Stanhope, 4to Conde de Chesterfield, en el 
siglo XVIII, guarda a su hijo de ni siquiera pensar en gastar dinero en unos Rembrandts bastante 
baratos, puesto que, para él, se trataba de un pintor que sólo hizo caricaturas. 
 
Las formas con que se valoraba a los artistas en su tiempo, son bien distintas de las esas con que les 
valoramos ahora; en más, me atrevo a decir que las nuestras pasarían desapercibidas para los de 
generaciones anteriores, y más si, por ejemplo, hablamos de una generación concreta, como la de 
Shakespeare o la de Goethe, la del Bosco, de Rafael, la de Toulouse-Lautrec.  
 
En gran medida, es el público el que se encarga de mistificar al artista. Y existe el predominio de 
determinado gusto en determinada época. Se conoce que el que conozca el lenguaje de las formas 
del arte plástico, podrá descifrar y distinguir el pensamiento de cada época, su espíritu.  
 
“El arte es una especie de sismógrafo que registra las menores variaciones del estado espiritual 
predominante.” (L.L. Schücking, 1931 p. 15) Una persona dotada de sensibilidad refinada es capaz 
de observar esta vida espiritual, mediante la contemplación de las obras de arte; preferencias 
sentimentales, como valoraciones éticas, se transmiten a la obra de arte. El espíritu de la época es, 
sin embargo, suplantado y sustituido, por ejemplo, en el caso arquitectónico de restauración y 
construcción de templos de una determinada etiqueta, como las góticas, por el espíritu de la época 
del hombre actual. 
 
Pero, ¿qué es este espíritu de la época, tratado en el libro de Schücking con el término alemán 
“Zeitgeist”? Para el partidario de la actitud filosófica, la respuesta será sencilla, al ser el arte una 
concepción del mundo, para el vendrá implícito en él este espíritu de la época. Otro, caerá en el 
llamado petitio principii, dado cuando: “El espíritu del periodo gótico, por ejemplo, se deduce 
primero de su arte y en seguida ese mismo arte sirve para demostrarlo.” (L.L. Schücking, 1944 p. 
17) Se postula aquí la idea de los grupos sociológicos involucrados. En la tricotomía filosófica 
diltheyana, se concibe la filosofía como imagen del mundo, valoración del mundo y principios de la 
acción, esquema en el que cabe la postulación anterior. No así un concepto de “espíritu de la época” 
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del tipo de Herder: “los principios y opiniones de los hombres más perspicaces y sabios.”, lo que en 
nuestra época actual, sería menos que simplista. El “grupo sociológico” al que se presenta el 
producto artístico es, a fin de cuentas, el que lo valorará desde sus propios elementos de juicio.  
Se suelen tratar las diferencias religiosas. Se suele, por lo general, establecer la diferencia desde la 
apreciación por el grupo social o socio-económico. O la apreciación del grupo dirigente. Pero, así, 
podría desplazarse al grupo representante del arte y la ciencia. 
 
En los tiempos en que burguesía y aristocracia empiezan a disputarse la vigencia de valores y 
superioridad social, Entre burguesía puritana y aristocracia había, pues, una violenta oposición. 
Respecto a matrimonio y vida familiar, con el tiempo, se impondrían como superiores las 
costumbres burguesas; pero en el terreno de la ciencia, ciertamente, quienes figuraban como más 
representativos provenían de la aristocracia, o eran sostenidos, mantenidos e impulsados por ésta.  
 
Esto, por ejemplo en la Inglaterra del XVIII. Pero, tomando en cuenta la Alemania pre-hitlerista, el 
grupo social guía eran los obreros, con sus propias ideas y metas culturales, procedentes varías de 
ellas de la burguesía, aunque muchas veces tomadas como proscritas por ella. En este caso, 
tomando en cuenta a este grupo social específico, no se podría hablar de ella como la encargada del 
progreso ni de la ciencia ni del arte, como sí el desarrollo de la vida social, ciertos intereses más 
vinculados con la mejoría de su situación económica, para, sólo después de esto, interesarse en 
asuntos de la vida espiritual.  
 
No existe uno, sino, varios espíritus de la época. Los distintos individuos, definen y persiguen 
ideales vitales y sociales específicos a las necesidades al grupo al que pertenezcan. “Con cuál de 
estos grupos se relacione más estrechamente el arte predominante dependerá de multitud de 
circunstancias, y hace falta vivir en las nubes para atribuirlo a factores ideales.” (L.L. Schücking, 
1941 p.  20) 
 
Son los cambiantes designios que se dan en la economía los que, históricamente, determinan lo 
referente a lo social. Y, con esto, los intereses de los diferentes grupos sociales, políticamente 
antagónicos, o también complementarios, en etapas determinadas, y, de la misma manera, los gustos 
y las tendencias cambian.  
Se da también en distintas partes de la historia disquisiciones, reflexiones acerca de las fuerzas que 





La ciencia y las artes plásticas en general necesitan tal vez un rico suelo económico. Pero la 
poesía alegre entre las rocas y el hielo, pese al frío y a las tormentas. La historia de las 
naciones y de las guerras sólo la afecta en la medida en que ocupa la imaginación de los 
pueblos. (L.L. Schücking, 1941 p. 21) 
 
 
Renan, en su L’avenir de la science, que son los tiempos de grandes confrontaciones políticas y de 
revoluciones las propicias para las “ideas nuevas, grandes y fértiles”, y apela a la ocupación 
napoleónica de Alemania, que dentro de este ambiente se da el periodo clásico de la filosofía y el 
arte en este país.  
 
Pero un suelo económicamente rico no basta. Ni los campesinos, en términos históricos, han creado 
el arte más hermoso, ni tampoco se plantan rosas en estiércol. En parte, el arte popular podría 
abstenerse de mayores dependencias materiales y cierta independencia en general. Pero no el arte 
gran arte. Como en la historia natural las características de fauna y flora y sus peculiaridades están 
ligadas a la asociación de a dónde provienen, la historia del arte se explica en gran parte por el 
humus sociológico de donde brota la creación artística. (Schücking) 
     
Si en algo podría compararse al artista a las leyes naturales, sería en el tiempo de los protectorados 
que se ejercían con los artistas de La corte, mantenidos por críticos y aristócratas, como lo hace el 
animal o árbol parásito, esta vez, lo que da sombra a la vida política y religiosa. Se cambiaban 
pleitesías y diversión, por protección. Era el rey el único con los recursos para mantener al poeta y 
al artista, y darse este lujo. El artista carecía virtualmente de independencia de pensamiento, pues, 
estaba encargado, como portavoz del grupo social al que servía, de ensalzar las gestas del 
aristócrata y la leyenda gloriosa de sus antepasados. Era una especie de sirviente que tenía por 
encargo glorificar los valores del grupo al que pertenece por contrato e intercambio. 
 
Eran pocas las ocasiones, en la Alta Edad Media, en que podía lograr el espíritu libre del artista 
liberarse, y casi siempre de manera precaria, de la dependencia del protector, este hecho especial se 
daba cuando el artista, ya sea un pintor, ya sea el poeta de la Corte, se volvía, pues, confidente de su 
protector, o lograba el auspicio de un mecenas. Es de reciente data el carácter del artista 
independiente, tomando en cuenta que los escritores actuales siguen dependiendo, muchas veces, de 
las necesidades de una editorial y del editor, como la de los artistas plásticos, que deben financiarse 
lugares de exposición de sus obras y, además, pagar un porcentaje a los dueños de galerías y otros 




Existen, claro, los concursos, que aportan con difundir el nombre del artista, además de otorgarle un 
pago que suele utilizarse, en el mejor de los casos y si es suficiente, para la promoción 
autogestionada del artista y solventar ciertas necesidades, por lo regular, básicas.  
 
Un caso famoso de esta independencia paradójica es la del poeta Petrarca, quien vivió durante 
veinte años alimentado por la familia Colonna. Siendo el poeta más prestigioso de su tiempo, tenía 
una posición excepcional. Hasta que Rienzi proclama la república de Roma, y siendo este uno de 
sus más preciados ideales, corre a enfrentarse contra la tiranía, de los que es parte la familia que le 
protegiera. Más tarde permanece varios años con los Visconti de Milán.  
 
En otros lugares, quizá menos comprensivos, el artista baila al ritmo que le tocan sus protectores, y 
tiene que bailar de acuerdo con el gusto de ellos. Así, Chaucer, al son de John de Gaunt, como 
varios artistas, en este caso representantes insignes de la plástica, en las cortes de los de Médici, de 
los Sforza, sólo por ejemplo. 
 
Los artistas de esta época (Edad Media y Renacimiento, y hasta pensadores de la Modernidad) 
dedican sus obras a sus protectores, los poetas, con excesivos cuidados en lo que se refiere a dejar 
bien clara su incondicional fidelidad al mecenas. Se sientan a la mesa del monarca que les auspicia, 
sí, pero siempre “más allá del salero”, es decir, al lado de los sirvientes. No tenían, en ningún caso, 
lugares honorables.  
 
Quizá sean sus apuntes personales, que han llegado a difundirse, y el oculto orgullo que guardaran, 
lo que, por otro lado, por falsas percepciones, han difundido la leyenda de presuntas condiciones de 
algo parecido a embajadores y cargos fundamentales para el reino o el Estado y cosas por el estilo. 
Hay que tomar  en cuenta que, en el caso de la construcción de catedrales, si se ha llegado a conocer 
al arquitecto, o de los trabajadores, por ejemplo, los escultores de tal o cuál flanco, de algún maestro 
albañil, se ha hecho conocer el nombre de alguno por las firmas o rúbricas en las cuentas y 
requerimientos, en las notas de compra y pagos de honorarios, los que se llevaban con cuidado, bajo 
la responsabilidad de contadores y escribas.  
 
En la Edad Media, por parte de la aristocracia, existe un desprecio por el trabajo manual. La obra, 
en el caso de la poesía, lo que hacía el bardo de palacio protegido por la Corte, era obtener el 
permiso, la venia de su señor para con su trabajo, con la aprobación de éste de su dedicatoria. Esto 
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depende de si ingresa en el horizonte del ideal de cultura que el grupo sociológico al que se debe 
pregona. 
Entonces, todo es muy sofisticado, refinadísimo, al punto de que todo debe distinguirse del mundo 
exterior, por decirlo de alguna manera, pues: 
 
Claro que esto sólo se puede hacer con formas que coincidan con todo el pensamiento de 
ese grupo, cuya mayor aspiración era distinguirse del pueblo en su lenguaje, estilo, traje, 
ademanes y conducta; su gusto, de acuerdo con toda su educación, trata de establecer 
contacto con Antigüedad -no comprendida por el vulgo-, escoge las formas afectadas, 
difíciles de aprender, es esotérico, aborrece el realismo, desprecia lo sencillo y tiende al 
humanismo y a la ilustración.  (L.L. Schücking, 1931 p. 26) 
 
Es importante el histórico caso de la puesta en escena del teatro isabelino. Aunque existía una ley en 
la que las diferentes compañías teatrales se reconocen al servicio de los grandes aristócratas, el 
dramaturgo ya no se debe a un solo mecenas. Hay una tendencia aristocrática fundamental, y se 
utilizan frases despectivas sobre la burguesía, no significa que el teatro esté exclusivamente al 
servicio de la aristocracia, pues, más bien, las que encargan los temas son las compañías que lo 
contratan a las órdenes de quién a ellas contrata. Así, nuevos grupos interesados acceden y se 
interesan por el teatro. No hay un polo opuesto, pero sí varios intermedios, especialmente el 
ilustrado círculo de abogados, médicos, etc., y el que intervenga también la opinión del gran 
público, también habría nuevas posibilidades. De la mano de estos nuevos grupos de espectadores 
entusiastas, de los empresarios comerciales, con intereses muchas veces en temáticas que molestan 
a la aristocracia, por su interés realista y psicológico, se da lugar a los talentos más variados. 
 
Se distinguen los estilos del teatro inglés, de carácter liberal, del cortesano gusto de teatro clasicista 
francés, por ser producto de una sociedad de este tipo. Esto es evidente por la reacción que tuvo 
Voltaire, debida al elogio a la naturalidad de la frase “ni un ratón se ha movido” de Hamlet:  
 
¿Qué? –Responde Voltaire-. Eso podría ser la respuesta de un soldado en el puesto de 
guardia pero no en el teatro, delante de los hombres más encumbrados de la nación, que se 
expresan en lenguaje noble, y ante los cuales hay que usar un lenguaje igualmente noble. 
(L.L. Schúcking 1931 p. 28) 
 
En la Inglaterra de Shakespeare, la situación era propicia, al menos, para las principales figuras de 
la farándula dramatúrgica, obteniendo cuantiosos ingresos, prescindiendo así de la protección de los 
más distinguidos. Pero no a todos le iba así de bien. Por lo regular, los actores ganaban más que el 
dramaturgo; esto porque la disposición del concepto de propiedad intelectual era otra. Se conoce del 
caso de talentosos dramaturgos, que, por ver su trabajo escatimado, debieron, o vieron en bien, 
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ponerse al servicio de los protectores tradicionales. No es la primera vez que el talento del artista, se 
ve sacrificado por sus necesidades básicas. 
 
Hasta el siglo XVIII, en Inglaterra, no hay un desarrollo real de nuevos públicos para el resto de 
expresiones artísticas, especialmente las escritas, a no ser por el caso del teatro. Pero en ese siglo, la 
aparición del editor viene a sustituir a la figura del mecenas, y que se procura ingresos mediante la 
figura de la subscripción, que es como se publican los libros importantes entonces. Se llama a la 
subscripción “patronato colectivo”, porque el editor dependía de las relaciones personales con el 
autor y sus protectores particulares. Pero en las editoriales grandes e importantes, el consejo y la 
opinión de la aristocracia eran bastante frecuentes y apreciados. 
 
Sólo al desarrollarse económica y socialmente la burguesía, puede hablarse, literalmente, de nuevos 
públicos. Pero, según el país, había diferencias, en cuanto a leyes que protegieran, en este caso, la 
labor editorial. En cuanto a los dos ejemplos anteriores, en Inglaterra, gracias a cierta ventaja en sus 
libertades políticas, se da mayor protección a las editoriales, mediante las leyes. En Francia, las 
cosas pintaban diferente para la industria editorial y las libertades de publicación, con todo siempre 
bajo tan rigurosa censura. El público es muy escaso.  
 
Las obras de los autores con las que en la actualidad las editoriales obtienen miles o millones por 
año, en ese tiempo, vivos los autores de la Ilustración, les significaba una miseria en comparación 
con autores posteriores. En cambio, La Enciclopedia, por ejemplo, a Diderot, en este tiempo, le 
hubiera dado ingresos más que suficientes y hasta envidiables; claro, de haber hecho un trato 
conveniente con sus editores. En Inglaterra, sin embargo, escribía Oliver Goldsmith: “Un escritor de 
verdadero mérito –dice- puede ahora, si desea tener dinero, hacerse rico sin grandes dificultades”. 
“Llama la atención a la vez sobre el gran cambio que se ha operado en ese  sentido; el escritor se ha 
desprendo de la oprimente y humillante dependencia de los “grandes”, y ha ganado la “dignidad de 
la independencia”. (L.L. Schücking  1931 p. 30) 
 
No se pierde de vista el humus sociológico (grupo socio-económico), para generar una percepción 
histórica sobre la sociología del gusto; pero el humus mismo no origina el arte. “En realidad, los 
hechos no son fundamentalmente distintos en el terreno espiritual, que en el terreno de las ciencias 
de la naturaleza –nos dice Schücking como conclusión de su ensayo: 
 
LA BASE SOCIOLÓGICA EN EL PASADO Y SU SIGNIFICACIÓN-: una variabilidad 
de crear, infinita en sí, se encauza en direcciones determinadas en virtud de una selección. 
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El pasado nos muestra que esta selección depende en gran parte de una circunstancia muy 
importante: surge de los intereses literarios de los grupos que están en posesión de los 
medios económicos y sociales del poder, grupos que sostienen a los creadores de obras 
artísticas”. (L.L. Schücking, 1931 p. 31)  
 
Continúa L.L. Schücking: “Cuando el humus sociológico se destruye, o sufre daños graves, estos 
daños se transmiten al arte por él alimentado. Si es que en un periodo de guerra o en un trastorno 
semejante vemos que el arte sigue desplazándose libremente, hay que atribuirlo a que el humus 
sociológico no ha sido afectado. De hecho, por ejemplo, las tremendas tempestades de la época 
napoleónica no se desencadenan -a menos que veamos las cosas desde un punto de vista falso- 
sobre los medios en que se desarrolla la vida literaria. Las batallas de Jena y Auerstädt difícilmente 
podían disminuir o modificar seriamente el público de lectores alemanes y el precio de los libros no 
aumentó tanto como para impedir que el legendario y entusiasta maestro de escuela colocara 
secretamente su Jean Paul en la carroza de Napoleón. Pero las guerras han tenido consecuencias 
muy distintas en otros tiempos, y han podido afectar también el terreno que alimenta la literatura, es 
decir, han agotado las condiciones primordiales de su existencia y su creación.” 
 
Hasta aquí esta aproximación a la importancia de los públicos y las variables que determinan el 
gusto artístico en las distintas épocas. Llamará la atención que utilizó como referente el texto de un 
crítico del tipo literario (L.L. Schücking, 1931  p. 31), texto al que he acudido por su claridad de 
explicación, y creyendo haberlo aclarado mucho más, enriqueciendo el texto, de vez en cuando, no 
contentándome sólo  con los contenidos del ensayo de análisis escogido; pero puedo argumentar el 
recurso indicando que me pareció interesante tomar el tema de la literatura y su desarrollo, ya que 
es el más aproximado al de las artes plásticas, respetando, por supuesto, sus propias variables y 
características. De esta manera, no obstante tratándose de un arte afín, el documento da una 
aproximación histórica a los procesos y elementos que afectan y desarrollan la actividad del artista 
y a los grupos a los que se deben sus movimientos de forma y contenido, cómo el arte está 
determinado por las tendencias y los hombres que componen los diferentes “grupos sociológicos”, 
de las que dependen estas tendencias, es decir, el gusto de grupos socio-económicos determinados. 
Son interesantes las distintas características y condiciones de este fenómeno, en este caso en 
diversas épocas y en diferentes países europeos -Italia, Inglaterra, Francia y Alemania, básicamente-
. Se preguntará también el lector de esta tesis, ¿qué relación tiene esta temática con las artes 
pláticas, específicamente, con la especialidad en escultura? El punto, además del valor de la 
investigación que tiene el esfuerzo comparativo, es el de enfocar el problema del artista desde un 
sentido anacrónico y meta disciplinario, pues, como las condiciones son distintas para la literatura 
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en la Inglaterra y la Francia del XVIII las condiciones son distintas para el artista ecuatoriano en 
general de las del artista de cualquier lugar del mundo, hasta de las condiciones en países bastante 
cercanos. Hemos de tomar en cuenta que en el ecuador de hace 80 años, el porcentaje de 
analfabetismo era el de aproximadamente el 70% u 80% de la población; condiciones que relegaban 
a toda este sector a no tener acceso a educación, y su relación con el arte, tenía que ver más con 
cierta artesanía o arte popular, también llamado “arte inculto”, cuestión que cambia con el acceso a 
la Academia por parte de la mayoría de la población, a campañas de alfabetización, más bien 
recientes, y a otras reivindicaciones de sectores productivos y culturales muy variados. De esta 
manera, a través de este capítulo, podré culminar con partes referentes al tema histórico, para, en lo 
posterior, dedicarme a lo concerniente al trabajo escultórico, para terminar en los aspectos 
estructurales de mi propia obra. De ahí la necesidad de este capítulo, lo que es una necesidad de 
determinar ciertos contextos histórico-sociológicos en la historia del arte. 
 
1.2.- Sobre “masa” y “minoría” 
 
En este apartado, trabajaré, con algo de humos, sobre algunos postulados del historiador y crítico 
español José Ortega y Gasset, de su La rebelión de las masas (1, El Hecho de las Aglomeraciones), 
en los que se refiere al acenso de “la masa”, o pueblo concreto como representante político de las 
sociedades actuales, frente a lo que determina como “minorías” o personas ilustres, suplantada ésta 
en sus tradicionales actividades, respecto a la “democratización de la cultura”. Lo que para Ortega y 
Gasset es una sorpresa, y una que explica con el catálogo de “muchedumbre”, en la Europa del siglo 
XX, es algo que para el individuo contemporáneo pasa por desapercibido, o quizá, simplemente, 
como algo normal. 
 
Hay un hecho que, para bien o para mal, es el más importante en la vida pública europea de 
la hora presente. Este hecho es el advenimiento de las masas al pleno poderío social. Como 
las masas, por definición, no deben ni pueden dirigir su propia existencia, y menos regentar 
la sociedad, quiere decirse que Europa sufre ahora la más grave crisis que a pueblos, 
naciones, culturas, cabe padecer. Esta ha sobrevenido más de una vez en la historia. Su 
fisonomía y sus consecuencias son conocidas. También se conoce su nombre. Es la rebelión 
de las masas. 
”Para la inteligencia del formidable hecho conviene que se evite dar, desde luego, a las 
palabras <<rebelión>>, <<masa>>, <<poderío social>>, etc., un significado exclusiva o 
primariamente político. La vida pública no es sólo política. , sino, y a la par y aun antes, 
intelectual, moral, económica, religiosa; comprende los usos todos colectivos e incluye el 
modo de vestir y el modo de gozar. ”(...) 
”Sencillísima de enunciar, aunque no de analizar, yo la denomino el hecho de la 
aglomeración, del <<lleno>>. Las ciudades están llenas de gente. Las casas, llenas de 
inquilinos. Los hoteles, llenos de huéspedes. Los trenes, llenos de viajeros. Los cafés, llenos 
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de consumidores. Los paseos, llenos de transeúntes. Las salas de los médicos famosos, 
llenas de enfermos. Los espectáculos, mientras no sean muy extemporáneos, llenos de 
espectadores. Las playas, llenas de bañistas. Lo que antes no solía ser problema, empieza a 
serlo casi de continuo: encontrar sitio.” (Ortega y Gasset, 1937 p. 40) 
 
 
Darle forma en nuestro tiempo, a lo que el autor se refiere, llama un poco la atención, sin el 
necesario antecedente histórico, lecturas acerca de cómo las ciudades, poco a poco, se fueron 
abarrotando de gente, de maneras disímiles en Europa y en América, claro, en los términos a los que 
se acoge nuestro autor. Pues, si bien en Europa es un proceso que se inicia en la Edad Media, con la 
llegada de las personas de los “burgos” o campos, para dedicarse, en los castillos y posteriormente 
en las ciudades, a actividades, más que nada, de índole comercial (que es lo que significa 
“burguesía”); en América, también es un proceso, pero de diferente data y distinto, si se quiere 
apelar a cómo lo denominan los europeos, tardío. Pues, con la Conquista, se edifican las ciudades en 
América; pero los éxodos campesinos tendrán diferentes consecuencias, y no es raro que sus causas 
sean también distintas, o, al menos, no las mismas que en la Edad Media europea, por las 
peculiaridades del proceso.  
 
Pero para nosotros, americanos de nuestro tiempo, el tipo de fenómeno que se trata en el argumento 
de Ortega y Gasset, es pan de todos los días, nacimos ya inmersos en este aspecto de la vida 
ciudadana, el de las conglomeraciones, el “hecho de la aglomeración”. Es más, sería dificilísimo 
para algunos de nosotros, imaginar el “hecho de la des-conglomeración” en la cotidianidad. 
Imaginar calles sin autos, veredas sin peatones, cines sin auditorios, publicitadas exposiciones, de 
toda índole, sin asistentes, o, al menos, con un remanente escaso de asistencia, es difícil imaginar. 
El signo de nuestro tiempo es el despilfarro. Además de las ingeniosas maneras que tiene la 
sociedad contemporánea de evadir o disfrazar la escasez monetaria, con planes de crédito, cuando 
no falsificaciones de marcas, o estratificación de las mismas, logrando una ilusión de normalidad en 
cuanto a consumo, determinando ciertos productos de consumo para cada estrato, cada grupo 
cultural, distintivos para las diferentes tribus o subculturas urbanas; modas, actitudes, tipos 
psicológicos, encuentran lugar en la sociedad de consumo con tal que se identifique y consuma 
algún producto.  
 
Para la sociedad de Ortega y Gasset -estudioso afanado pero no comedido-, este fenómeno, en un 
tiempo primario, es visto y tratado como una especie de aberración, descrita y observada como si a 
una enfermedad nueva y misteriosa se refiriera un médico, más bien, un psiquiatra. Veían, pues, 
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invadidos los espacios en que se acostumbraba observar a los “notables”, a las “buenas gentes” o 
“buenos vecinos”, como se trataba al grupo económico distinguido, como se podría aún hoy día 
escuchar decir: “por la chusma”, “pobretones”, “nuevos ricos”. Estoy seguro que hasta alguna 
persona proveniente de los sectores del “hombre medio”, se habrá sentido incómoda al contemplar 
el suceso, conociendo la psicología del español promedio, envuelto en una tradición señorial.  
 
Lo que se puede sospechar de la sociedad descrita, o su inmediata etapa anterior, es un tipo de 
estratificación bastante rígida, en la que las funciones de los componentes de esta sociedad se 
habrían escogido cuidadosamente, para no confundir a sus partes respectivas, guardando ese dejo, 
reprimido a veces, del desprecio por el trabajo manual, lo que se fundaba en la distribución del 
trabajo característico de la sociedad capitalista. Creo exagerado tratarlo como a una especie de 
apartheid, porque no es el mismo tipo de segregación; pero se podría llamarle como a una 
“segregación moderada”, un pacto social que promocionara una supuesta superioridad de facultades 
de un grupo, o ciertos grupos, frente a la disminución de las facultades de otros.  
 
Pues, no se refiere Ortega y Gasset a un grupo económico determinado, como lo hiciera un autor 
conservador cualquiera, y ahí la originalidad de su ensayo. Ortega y Gasset se refiere, más bien, al 
mediocre, al “vago mental” y facilista. Se refiere a los gremios obreros, por ejemplo, como grupos 
de una verdadera disposición por la disciplina. Ortega y Gasset ataca al sacrificio del esfuerzo, y 
apela al fenómeno de las aglomeraciones, le achaca, en cierto modo, volver una necesidad disponer 
al mediocre en los primeros planos administrativos, el lugares que antes sólo el individuo que se 
batía con su intelecto pudo haber ocupado. 
 
La muchedumbre, de pronto, se ha hecho visible, se ha instalado en los lugares  preferentes 
de la sociedad. Antes, si existía, pasaba inadvertida, ocupaba el fondo del escenario social; 
ahora se han adelantado a las baterías, es ella el personaje principal. Ya no hay 
protagonistas: sólo hay coro. 
”El concepto de muchedumbre es cuantitativo y visual. Traduzcámoslo, sin alterarlo, a la 
terminología sociológica. Entonces hayamos la idea de masa social. La sociedad es siempre 
una unidad dinámica de dos factores: minorías y masas. Las minorías son individuos o 
grupo de individuos especialmente cualificados. La masa es el conjunto de personas no 
especialmente cualificadas. No se entienda, pues, por masas sólo ni principalmente <<las 
masas obreras>>. Masa es <<el hombre medio>>. De este modo se convierte lo que era 
meramente cantidad –la muchedumbre- en una determinación cualitativa: es la cualidad 
común, es mostrenco social, es el hombre en cuanto no se diferencia de otros hombres, sino 
que se repite en sí un tipo genérico. ¿Qué hemos ganado con esta conversión de la cantidad 
a la calidad? Muy sencillo: por medio de ésta comprendemos la génesis de aquella. Es 
evidente, hasta parogrullezco, que la formación normal de una muchedumbre implica la 
coincidencia de deseos, de ideas, de modo de ser en los individuos que la integran. Se dirá 
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que es lo que acontece con todo grupo social, por selecto que pretenda ser. En efecto; pero 
hay una esencial diferencia.  
”(...) 
”En rigor, la masa puede definirse, como hecho psicológico, sin necesidad de esperar a que 
aparezcan los individuos en aglomeración. Delante de una sola persona podemos saber si es 
masa o no. Masa es todo aquel que no se valora a sí mismo -en bien o en mal- por razones 
especiales, sino que se siente <<como todo el mundo>> y, sin embargo, no se angustia, se 
siente a sabor al sentirse idéntico a los demás. Imagínese un hombre humilde que al intentar 
valorarse por razones especiales -al preguntarse si tiene talento para esto o lo otro, si 
sobresale en algún orden- advierte que no posee ninguna calidad excelente. Este hombre se 
sentirá mediocre y vulgar, mal dotado; pero no se sentirá <<masa>>.” (Ortega y Gasset, 
1937 p. 41) 
 
Opina aquí el autor sobre esa necesidad misteriosa y apasionada que la <<masa>> siente por 
parecerse siempre. Que, a pesar de padecer dentro de un conglomerado de una afección psicológica, 
no se siente acompañada, no se percata de ser, además de indiferente a los talentos, a la sensibilidad 
y a los aprecios por la vida espiritual –arte, letras, filosofía-..., solitaria en sus padecimientos, pues, 
no se identifica tampoco de manera consciente con esa <<masa>> a la que, evidentemente, 
pertenece, como lo que hiciera el trastornado que se desconoce ante el espejo, que, a pesar de no ser 
de veras ésta una repetición literal de la persona, sino un efecto de reflejo, es su imagen sin llegar a 
ser su semejanza. 
 
Si de algo se sorprendería Ortega y Gasset, de hacerle una visita a nuestro tiempo, es que los 
principales críticos de la “mediocridad”, evalúan este concepto en términos monetarios, en función 
de un éxito que se demuestre en cantidades de dinero, y que son “exitosos” individuos más 
parecidos a fanáticos religiosos histéricos, que distinguidos personajes de la historia del 
pensamiento. No sin algo de justificado espanto y evidente repugnancia, no tan sólo intelectual, se 
daría cuenta de los argumentos, de las supuestas causas y efectos que motivan a esas gentes a 
cambiar la “mala disposición” de seguidores que, dispuestos como el más ciego y afanoso apóstol, 
va como al que le dicen que se lance por el puente, y, sin apelar a nada, va y se lanza dichoso. La 
sociedad de masas tiene características fundadas en la mass-media, es decir, en lo que dicen los 
medios de comunicación masiva. No es raro que un norteamericano esté seguro, y hasta esté 
dispuesto a apostarle a alguien su salario por ello, de la positiva veracidad con que el cine de su país 
le enseña, no sólo en lo que toca a films supuestamente históricos, sino a lo que afirman los de 
acción, ficción y ciencia-ficción. Por ejemplo, en la película Indiana Jone y El Reino de la Calavera 
de Cristal, los expedicionarios llegan en su búsqueda supuestamente al Perú, pues, su argumento 
tiene que ver con Eldorado y Diego de Almagro, pero los reciben con música de mariachi y 
atuendos de campesino mexicano y escenarios más apegados al tipo arquitectónico maya o azteca. 
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También, muchas personas están convencidas que E.E.U.U. ganó la guerra del Vietnam, o que se 
siguiera peleando hasta hace pocos años. Hay quien piensa que La Segunda Guerra Mundial la 
ganaron los norteamericanos, sin ayuda de nadie. 
 
Si una máquina del tiempo, o un invento que lo pudiera traer de la muerte acá sin ningún problema, 
conservando su memoria en el estado en que se quedó, en términos de profunda lucidez, ¿qué 
impresión se llevaría José Ortega y Gasset, de ver cómo las cosas funcionan en la actualidad? 
Todo: periódicos, noticiarios, internet, estoy seguro que le parecerían algo muy distinto a cuando 
dejó este mundo.  
 
El periódico suele ser el hallazgo más próximo a la “sabiduría” que ostentan ciertas personas. Los 
noticiarios televisivos, yendo en contra de cualquier lógica ilustrada, se jactan de acaparar la 
“Verdad”, problema que en su tiempo sólo los libros sagrados se atrevían a afirmar, y, claro, ciertos 
textos filosóficos, más que nada, para llevarle la contraria a los anteriores. Y, el internet, que a los 
anteriores les da la oportunidad de enterarse de lo que pasa al otro lado del mundo, con un mecánico 
método de pulsaciones en el teclado de nuestros monitores, que entrega información, fuentes, 
programas, sistemas virtualmente ilimitados, y al que pueda pagar el servicio, sin distinción de 
rango u origen; se moriría de nuevo, de darse cuenta que, al contrario de entregar nuestro tiempo en 
bibliotecas virtuales con miles de libros a disposición y gratuitamente, museos que ofrecen una 
colosal cantidad de fotografías, musicotecas enteras, páginas especiales para melómanos con las 
grandes obras de los grandes maestros..., y muchos manteniendo el contrato de internet tan solo por 
el acceso a los sitios porno. Aunque, por el descomunal acceso, podría, por comodidad o locura, 
sucumbir a encantos de tipo muy diferentes a los que entregara su tiempo en vida. Satélites; viajes 
periódicos, y hasta de índole “turístico”, al espacio. En fin. Podría ser algo más estremecedor que el 
impacto logrado en los pastores hebreos, al contemplar las ciudades asirias, escuchar tantos 
idiomas, observar los altos zigurats, el lujo y la miseria, en un solo cuadro vivo. No podía ser menos 
que un pueblo endiablado, poseído por los demonios. 
 
El avance científico sería otra causa de fascinación o sortilegio. Descubrimiento de células madre; 
teorías sobre el genoma humano; cromosoma; clonación, etcétera. Y todo esto, al ritmo de la masa, 
inmersos en la maraña. Pues, el mismo Ortega y Gasset, que defiende una posición aristocrática, 
que habla del concepto de <<sociedad>> como lago con fundamentos aristocráticos –no así el de 
Estado-, siente fascinación por las masas. Ve en las masas, como en todo destino, algo de dramático 
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y algo de trágico, una especie de guillotina y horca, explica –con referencia a los de Versalles, a los 
que ya no concibe como <<aristocracia>>-, y a su vez también una especie de redención.  
 
Y acota al atiborramiento de las personas, al fenómeno de la aglomeración, apelando a la historia 
del Imperio Romano, también como un tiempo en el que las masas lo consumieron casi todo al 
abandonar las campiñas y suplantaron a la clase dirigente, a la minoría.  
 
La historia del Imperio Romano es también la historia de la subversión, del imperio de las 
masas, que absorben y anulan las minorías dirigentes y se colocan en su lugar. Entonces se 
produce también el fenómeno de la aglomeración, del lleno. Poe eso, como ha observado 
muy bien Spengler, hubo que construir, al modo de ahora, enormes edificios. La época de la 
masa, es la época de lo colosal. (Ortega y Gasset, II, 1937 p. 45) 
 
Regresando al primer capítulo del ensayo La Rebelión de las Masas, I, El Hecho de las 
Aglomeraciones, presenta una perspectiva bastante clara de esta suplantación, y la posición, al 
menos aparente o primaria, del autor. 
 
Nadie, creo yo, deplorará que las gentes gocen hoy en mayor medida y número que antes, 
ya que tienen para ello el apetito y los medios. Lo malo es que esta decisión tomada por las 
masas de asumir las actividades propias de las minorías, no se manifiesta, ni puede 
manifestarse, sólo en el orden de los placeres, sino que es una manera general de tiempo. 
Así –anticipando lo que luego veremos-, creo que las innovaciones políticas de las más 
recientes años no significan otra cosa que el imperio político de las masas. La vieja 
democracia vivía templada por una buena dosis de liberalismo  y de entusiasmo por la ley. 
Al servir a estos principios, el individuo se obligaba a sostener en sí mismo una disciplina 
difícil. Al amparo del principio liberal de la norma jurídica podían actuar y vivir las 
minorías. Democracia y ley, convivencia legal, eran sinónimos. Hoy asistimos al triunfo de 
una hiperdemocracía en que la masa actúa directamente sin ley, por medio de materiales 
presiones, imponiendo sus aspiraciones y sus gustos. Es falso interpretar las situaciones 
nuevas como si la masa se hubiese cansado de la política y entregase a personas especiales 
su ejercicio. Todo lo contrario. Eso era lo que antes acontecía, eso era la democracia liberal. 
La masa presumía que, al fin y al cabo, con todos sus defectos y lacras, las minorías de los 
políticos entendían un poco más de los problemas públicos que ella. Ahora, en cambio, cree 
la masa que tiene derecho a imponer y dar vigor de ley a sus tópicos de café. Yo dudo que 
haya habido otras épocas de la historia en que la muchedumbre llegase a gobernar tan 
directamente como en nuestro tiempo. Por eso hablo de hiperdemocracia. (Ortega y Gasset, 
1937 p. 43) 
 
Las conclusiones que de este párrafo se puedan sacar podrían ser bastante evidentes, y bastante más 
en nuestro medio, en que los ejemplos abundan en el ámbito político, con representantes, sólo por 
ejemplo, como Bucaram o Gutiérrez, elegidos democráticamente en las urnas; y por otra parte se 
debe tomar en cuenta que las condiciones educacionales son algo muy diferentes a como se daría, 
tanto en la Europa de Ortega y Gasset, como en la América del Sur de su mismo tiempo, 
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especialmente en educación superior estatal, en comparación con las condiciones de nuestro y los 
elementos que lo componen. Pero, en ese sentido, esta tesis tendería a separarse de lo que al arte se 
refiere, del interés más próximo del artista. En este sentido, lo que convendría preguntarse es: ¿En 
qué lugar se encuentra el artista contemporáneo? A pesar de que en esta parte del ensayo de Ortega 
y Gasset no se utilicen términos como el del artista “outsider”, llama la atención pensar qué sitió le 
corresponde a uno, tomando en cuenta los postulados que este autor advierte como primordiales 
para una evaluación inicial de las características de excelencia y originalidad apelados en cuanto a 
calidad espiritual e intelectual, como también las inminencias histórico-políticas que advierte la 
repercusión del fenómeno. ¿Si es positivo o negativo para la vida del arte dentro del contexto actual, 
y por qué? Preguntas que podrían quedar abiertas, por la profundidad que las mismas debieran 
exigir.  
 
1.3.- Anticipación al absurdo 
 
No nos debería llamar del todo la atención que desde los postulados anteriores, fluctuantes entre lo 
incendiario y lo redentor, se pueda llegar al punto del absurdo.  
 
En este apartado, el trabajo de análisis se basa en las impresiones de crítico y escritor francés J. 
Bloch-Michel, respecto a la escuela de la novelística francesa conocida con de <<Nueva Novela>>. 
Otorgada su fundación al escritor irlandés Samuel Beckett por la tradición crítica, conocido también 
por su dramaturgia, en la que aparece en primera fila, junto al rumano  Ionesco, de la conocida 
escuela denominada como <<Teatro del Absurdo>>, y Premio Nobel 1969 –se le reconoce también 
haber sido el secretario del escritor dublinés James Joyce en su última novela, Finnegan’s Wake-, se 
le atribuye el impulso inicial de ésta (la Nueva Novela francesa) con su novela de 1951 Molloy, este 
secuencia del capítulo se basa en las opiniones del crítico francés, con ejemplos de las temáticas 
literarias del escritor irlandés. 
 
Según Bloch-Michel, la Nueva Novela se presenta en estos términos:  
 
De esta literatura de la que vamos a hablar hay que decir, ante todo, que no es complaciente 
y que no aporta el lector el tipo de satisfacciones que acostumbra encontrar en las otras 
novelas: nada de libros <<bien escritos>>, nada de historias <<apasionantes>>, nada de 
personajes <<vivos>>, nada de aventuras <<verosímiles>>. De acuerdo a la tendencia a que 
pertenece, lo que el autor de la novela ofrece es, o el soliloquio alambicado de un personaje 
frecuentemente fracasado que habla como los dementes, los débiles de espíritu o los 
obsesos, o la imagen glacial de un mundo constituido únicamente por superficies, poblado 




Y el tono de Bloch-Michel, no es engañoso, es evidente que experimenta una sensación ambivalente 
entre una especie de rabia y bastante de preocupación. La descripción que da, no es pretenciosa, ni 
falsa siquiera; es más se apega bastante a la realidad de los textos de estos autores, especialmente, a 
los de Beckett, que utiliza un lenguaje muy trabajado en función de no pasar como desapercibido el 
desquicio de sus personajes –aunque más que personajes, en alguna novelas, se trata, más bien, 
simplemente de voces que acuden a una especie de conciencia vaga, en pleno extravío-, que, o están 
quietos en un punto, como clavados a éste, o en la circunstancia del esquizofrénico que ya no tiene 
una percepción ni de su cuerpo ni siquiera de sus funciones corporales, y se genera así la metáfora 
de una ausencia cósmica, universal, pues tiene que ver con la idea de la soledad, de la pérdida del 
interés, especialmente, el interés de hacerse comprender, de comprender al otro, o el reflejo o 
instinto de hacerlo. En cuanto a los paisajes –si así se les puede llamar-, parecen ser las funciones 
mentales de los personajes, irregulares o nada, algo negó a lo que la voz se adhiere para existir. Los 
diálogos, escasos por lo general en la producción novelística de Beckett, o extraños, se tratan de la 
reminiscencia de un diálogo que nadie puede afirmar o dar fe confiable de que haya existido, pues 
la voz narrativa la ejecuta un soliloquio, un monólogo radical, y hasta se le concibe, para 
distinguirlo del <<monólogo interior>> de Joyce, con el término <<parloteo>>, lo que denota que 
no se refiere a nada en concreto y, al divagar en los temas más vernáculos y repetitivos, o necios y 
termina declarando, por peso propio, delatando que no se dirige a nadie, sino que es una especie de 
voz encarcelada dentro de un cráneo vacío, reflejo de la monotonía de ese parloteo, que aprisiona a 
una especie de conciencia minimizada y resignada a esa existencia de esclavitud. Es un lenguaje del 
silencio. Es el reflejo, la prueba o la intuición de un Dios muerto con la guerra, al que, por una 
función quizá ancestral, o pura mecánica, o por querer alegorizar a la esperanza como un gran 
cementerio, aún se elevan las plegarias.  
 
Estos personajes, que <<cuando hablan es para no decir nada>>, son variados en sus características, 
en la producción beckettiana, pero todos podrían compartir ese tipo de fundamento. Pero este es el 
resultado alegórico y simbólico de la obra, del texto, porque el caldo de cultivo se encuentra en el 
exterior. Es claro, y Bloch-Michel se sorprende de esto hasta un punto casi de indignación, que 
estos artistas no están de acuerdo con lo que sucede afuera, con las relaciones humanas, que son las 
que están afectadas por su existencia de consumo, la inminencia artificial, el desapego con las 
anteriores maneras de espiritualidad intelectual, el cambio o suplantación del paisaje por la pantalla, 
del diálogo por el sonido del transistor. Pues, lo que está afectado es el lenguaje, y, con esta herida 
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latente, todo, como una especie de metástasis, ingresa en el circuito del mal. Y este es el principio 
















































EL  PLACER DE LA  CREACIÓN DENTRO DE LA PLÁSTICA 
 
 
2.1  Creación  racional 
 
En la psicología de la creación, “se investigan las leyes de la acción en virtud de las cuales el 
hombre crea algo nuevo y original en la ciencia y en el arte en los distintos aspectos de su trabajo.  
( Diccionario filosofico”M.M. Rosental Y PF Lumbini  p. 375) 
 
La creación artística, como un acto original, ha sido analizada como un fenómeno desde las 
primeras culturas que habitaron el planeta. Reconstruyendo,  por medios de imaginarios y objetos, 
se ha evidenciado una gran capacidad de creación objetual, que han normado el conocimiento de 
este fenómeno, uno universal, un símbolo que promueve una totalidad, ya que siempre ha ido de la 
mano del arte. Existe una serie de factores que determinan el arte como un hecho de creación, (D, 
Dutton 2010 p. 23) afirma  que entre ellos esta: la novedad, la creatividad, la originalidad y la 
capacidad de sorprender.  
 
Si tomásemos en cuenta que estos factores provienen de un muy arraigado animal dentro de nuestro 
especie, casi como si se tratara de un comportamiento, como la fidelidad de un  perro a su amo, una 
cualidad de la especie canina, “El hombre es el animal que se ha encontrado y encuentra siendo 
finito.” (Juand, García 1984 p. 19) 
 
¿Y acaso la humanidad no se ha desarrollado técnica, social, económica, política y artísticamente, 
todo ello bajo estos parámetros? 
El ser humano, por instinto, tiende a la necesidad de la creatividad. El hombre primitivo tuvo que 
resolver sus necesidades creando instrumentos que le ayudasen con las mismas. Parte de su 
originalidad, en cuanto a su presencia como objeto, y, a la vez, su novedad, fue punto de partida 
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para el desarrollo de sus sociedades. La necesidad de definirse ha conllevado a la mutación animal- 
racional, que construye su pensamiento, su entorno y su sociedad como la conocemos.   
 
Entonces bien, este concepto de la creación artística está en constante mutación por la enorme 
influencia de ideas, a las que diariamente está sometido el individuo por la necesidad de definirse 
racionalmente. Pensemos entonces a este fenómeno como si se tratara de un servidor de una central 
de computadoras, en la cual está recibiendo, constantemente, información, tan sólo en el aspecto 
numérico: entonces éste ya se encuentra afectado. 
Si analizamos que el arte depende de un trabajo, ya sea este mental o físico: “Es, ante todo, un 
proceso entre el hombre y la naturaleza, mediante su propia actividad, mediatizada, que regula y 
controla el intercambio de sustancia entre él y la naturaleza.” (C. Marx y F. Engels, t XXIII, p. 188) 
Entonces, existe esta mutación, cada vez más constante y concreta, en el desarrollo de nuestro 
pensamiento, y con ella, nuestra evolución; la naturaleza es intervenida por la conciencia del 
hombre (ser), ejecutando así  cambios de sí mismo; por ejemplo, en el desarrollo estructural de 
nuestra sociedad. Todo parte de la necesidad de innovación e innovación técnica; por ejemplo: entre 
mejores herramientas, mejor tiene que ser el resultado.  
 
Dentro de la racionalidad, tendemos a definir constantemente las cosas. Se han dado categorías 
como el arte social, arte político, arte religioso, arte feminista, arte-magia, y todos utilizan a ésta, al 
arte, como herramienta  para sus propios beneficios, y, por ende, cada uno de los individuos 
involucrados en estos procesos tiene una creencia y una posición firme de esta creencia, es como  
tener que “creer” en algo, pero este “creer”,  puede ser todo o cualquier cosa. Si deseo creer en 
“Dios”, hablando en términos religiosos, tendríamos que definir: ¿qué es “Dios”?; y ¿para quién?; 
¿para un católico ortodoxo, o para un testigo de Jehová? Entonces esta racionalidad se ve afectada o 
quebrantada en su aspecto estructural, ya que denota que cómo  puede ser de subjetiva la creencia 
religiosa; y cómo puede ser de subjetivo el arte, e incluso la ciencia misma o cualquier cosa que 
creamos, como idea o materia.  
 
Todo el universo de la ciencia está construido sobre el mundo vivido y si queremos pensar 
en la ciencia de rigor y apreciar exactamente su sentido y su alcance, nos es menester 
despertar ante todo esta experiencia del mundo (…). La ciencia no tiene y no tendrá jamás el 
mismo sentido de ser que el mundo percibido por la razón, que es una explicación o 
determinación del mismo.” (Maurice Merleau-Ponty, 1985. p. 26) 
 
La partida, desde la experiencia subjetiva del creador o hacedor bombardeado, tal como un servidor 
de una gran red, es vulnerable al conocimiento, y por lo tanto, a la constante mutación de sus 
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ideales. Pero existen en esta creación elementos inmutables, que analizaremos en este ensayo, y son 
los que han estado presentes en todas las etapas del arte universal y han marcado sus etapas, ya que 
se apegan al lado instintivo-cultural del ser humano como tal, como creador, como constructor de 
ideas, el punto de partida para todas las teorías del arte, la innovación, y por lo tanto, la mutación de 
ideas, y con ellas, este concepto del arte también, ninguna está absenta del momento de la creación, 
que es un espacio en el que habita el creador, y él, y sólo él transita en esta experiencia de suprema 
concentración, por este espacio sagrado donde el creador, más allá de la materia, se transforma en 
un ser espiritual, un ser en el que predomina la mente a la materia, es casi una dependencia entre el 
espacio mental y espiritual, es una ruptura de realidades que sólo el creador experimenta; las 
emociones que conlleva la creación, exalta el proceso y la producción del sentido o significado de la 
misma. 
 
Como elemento fundamental para la creación artística, está “el placer”, siendo una necesidad del 
individuo de satisfacción plena, éste es el motor funcional mismo de la producción del objeto 
escultórico, abarca la satisfacción física en cuanto al placer visual; no resulta lo mismo ver una 
tuerca de tamaño natural que una tuerca de tamaño desproporcionado, y tendremos una experiencia 
visual diferente, ya que nos arranca de nuestra realidad sensorial habitual, y entrega una satisfacción 
psíquica el hecho de presenciar o palpar esos mundos de la imaginación. En el aspecto estético, la 
forma y el color, nos deleita con su belleza, cualquiera que ésta sea, creando una conexión desde lo 
subjetivo a lo real, en la connotación del objeto escultórico, en que se juega con una perspectiva 
artificial o naturalmente establecida, poniendo sobre la mesa de discusión la verdad como objeto, y 
a la vez, como elemento de duda en la cual se podría indagar con un amplio placer de 
contemplación, que pertenece al espectador, el cual describe directamente una experiencia propia 
del objeto, sin ninguna consideración de sus bases psicológico-educacionales, institucionales ,y 
muchas veces, dependiendo del tipo de producto y sus técnicas de aproximación, de  explicaciones 
causales que los sistemas anteriores establecidos del arte puedan dar.  
Existe, primordialmente, el instinto de asombro ante la novedad, para entrar después al proceso de 
racionalidad. Dutton afirma que:  
 
“El arte es, por lo tanto, sistemáticamente engañoso: presenta una perspectiva atractiva y 
entretenida de la realidad, que deja a la mayoría de las personas, como mínimo, confundidas 
sobre la naturaleza de la realidad, y en el peor de los casos las degrada a nivel moral.” 






Este sentido, de la creatividad de objetos artísticos significativos, tales como la escultura, la pintura, 
el grabado y otros, como objetos del mundo, ha acarreado imágenes que nos obligan a pensar en 
nuevas formas de contemplación de la Realidad. 
El placer venturoso de crear define un hecho de libertad, de emancipación, lleno de verdades y de 
misterios de creaciones objetuales, tanto las más verosímiles, como las más ambiciosas en cuanto a 
su nivel de imaginación, pues, ambas son significantes. 
 
Crear es imaginar todo tipo de formas, es perderse en sí mismo, razonar, buscar, indagar en los 
acontecimientos de la Humanidad. Por ejemplo, toda escultura está llena de una admirable 
naturaleza, y, porque corresponde a un espacio determinado, produce un innato placer de 
contemplación. 
 
2.2 Autonomía en la creación plástica 
 
“Autonomía: Potestad que dentro del Estado puedan gozar entidades suyas para regirse. Condición 
del individuo que no depende de nadie. Cualidad del comportamiento del individuo que establece 
en sí mismo el fundamento de la moral” (Océano Uno diccionario enciclopédico ilustrado - 
Edición- 1994). 
 
¿Existe el individuo original que corrompa un sentido racional del sistema, y en el que no se vea 
afectado el ser creador en desarrollar este  placer que entrega la creación autónoma? ¿Existe 
creación sin que ésta se vea afectada por ciertos factores del sistema, como el Capitalismo? ¿Un 
espacio o circunstancia, en el que la obra esté hecha para responder de manera contestataria y 
crítica, o aun sin tomar en cuenta los parámetros establecidos por un sistema? 
 
En la infancia, por ejemplo, no existe nada más importante que el juego. Éste se convierte en el 
elemento fundamental para el desarrollo de la criatura. El razonamiento va carcomiendo de a poco 
los instintos, que, por naturaleza, el hombre, como animal, tiene. Hablamos entonces de un tipo de 
pérdida de autonomía en el ser, cuando la criatura comienza a ser educada, y debe empezar el 
proceso de definición de todas las cosas que suceden en su cotidianidad, para el hecho de vivir, en 
adelante, en interrelación y en contacto con los objetos y distintas circunstancias. Pero el individuo, 
por un sentido de los práctico y, en adelante, de lo funcionalmente apropiado, pierde ese instinto de 
creación; instinto al que podríamos llamar impulso o reflejo, como lo tiene un gato a la hora de 
cazar, de atrapar, o jugar. Y podría tenerlo el  ser humano, esa capacidad de ser un gran receptor por 
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impulso, pero que sólo retoma cuando el sistema lo convence de que se trata de una necesidad. No 
existe cultura sobre la faz de la tierra que no haya consumido, que consuma y que seguirá 
consumiendo, este fenómeno llamado arte  mediante sistemas educacionales. 
 
Dentro de las facultades que norman al hombre, se encuentra la capacidad de imaginar; las de 
reproducir objetos, y más que objetos, formas que se encuentran  mentalmente en el espacio, que no 
son existentes o no son percibidas, material o físicamente. Un tipo de espectro. Podríamos decir que 
el mundo parte de las ideas,  ¿y las ideas, tal vez, partan de una necesidad del hombre, solamente, 
de crear, o de producir, sólo por esta necesidad? Como, por ejemplo, la necesidad de crear razas de 
perros que se adecuen lo mejor posible a nuestro entorno de convivencia. Porque él nunca parte de 
la nada. Por ejemplo, los poetas observan un simple tejado como si fuese el más hermoso atardecer 
marino con su movimiento propio de oleaje, y parten de la forma del tejado, o parten de la forma de 
las olas que se asimilan a las formas de las tejas, el creador, reconstruye la IDEA específica, la re-
establece, hace que exista de esa forma, y la creemos como tal, y la re-definimos así. 
 
El arte o cualquier otra cosa razonada por el hombre, debe tener una justificación de lo que no 
entiende en una primera instancia, de lo que le resulta misterioso o fuera de sus explicaciones 
lógicas habituales, lo inexplicable, o como se lo quiera nombrar, para aprehenderlo a un sistema de 
pensamiento o discurso. Debe haber una verdad, para que coexista o sea parte de esta realidad. Una 
realidad que es parte de un sistema establecido; lo que no va a la par con el sistema no funciona. 
Me atrevería a decir que nada funciona en contra del sistema. Es un cubo en su forma racional. Es 
como decir que no somos “consumistas”, depredadores. El artista no se ve excluido, es  parte 
funcional del mismo.  
 
El punto está en que el creador  se detiene a observar, reflexiona y define, redefine y saca 
conclusiones, existe un espacio para el diálogo entre lo imaginario y lo existente, y se permite 
transformar y redefinir la existencia; en este caso, lo ideal como objeto. “Definir era el estado de 
gracia racional.” “Estar definido era estar en estado de gracia-esencia. Por obligación mental, 
filosófica, religiosa, científica  -encerrarlo y definirlo. Ser finito, aceptar la finitud y complacerse en 
ella.” (Juan D, García 1984 p. 20) 
 
El creador adopta la cualidad de representar los fundamentos de lo infinito del mundo de los 
imaginarios, “Tal como observo Aristóteles por vez primera, los seres humanos extraen un placer 




Se podría pensar entonces en un espectro de la autonomía en el creador cuando  da cabida a la 
concepción misma de la idea representado en el objeto: “Lo que la filosofía del arte necesita es un 
enfoque que empiece por tratar el arte como un campo de actividades, objetos y experiencias, que 
aparece de manera natural en la vida humana“(Dutton. D, 2010 p. 79)  
 
No es necesario que el objeto escultórico mantenga un fundamento conceptual para su 
entendimiento. No todos tenemos el mismo derecho al conocimiento del arte. El que se ha venido 
manifestando de diversas maneras, desde las artes aplicadas, hasta las artes que acogen un cierto 
prestigio con las denominas bellas artes.  
 
El ser humano ha tenido la necesidad de venir expresándose mediante formas representativas, como 
producto de su coexistencia con la naturaleza. El espacio que el artista toma para sí mismo, 
desvanece toda posibilidad lógica: el encuentro mismo con el objeto creado, como si se tratase de 
un nacimiento de algo que en realidad existe, lo vemos, lo sentimos y lo palpamos. Es un objeto 
nacido, concebido, sí, pero desde muy diferente tipo de filtro, canal y de entrañas.   
 
Es un impresiónate acto de satisfacción en el que el artista vive su plena libertad, este es el puente 
con el que el individuo creador se manifiesta y existe, y así se pronuncia como existencia. 
 
Dentro de la creación artística se encuentra un espacio donde se pueden visualizar aspectos del arte, 
que no se toman en consideración al momento de la lectura de una obra escultórica. Es un espacio 
humano donde las ideas  transitan, donde se hace más clara la comprensión; si la adoptásemos más 

















EL OBJETO ARTÍSTICO 
 
 
3.1 El objeto artístico dentro de la creación 
 
Constantemente, recordamos experiencias humanas a través de representaciones que han marcado la 
memoria de nuevas generaciones valiéndose de objetos escultóricos.   
Tenemos, por ejemplo, el Monumento al Holocausto, en Berlín  
 
El interior del monumento es irregular, con losas inclinadas que intentan recordar la 
desorientación de las víctimas del Holocausto. No hay placa, inscripción ni estatuas que 
sugieran a los visitantes lo que deben pensar o sentir. Quisiera que fuese parte de la vida 
diaria, había dicho el diseñador del monumento, el arquitecto Peter Eisenman. La gente que 
ha pasado cerca de él dice que es un espacio sencillo, sin pretensiones.” (Monumento al 
Holocausto, en Berlín disponible en URL) 
 
Estos objetos al ser puestos en escena, perturban la sensibilidad del espectador, desde su 
entendimiento, donde se afecta varios factores, tales como la situación económica, el grado de 
educación, o  la posición política en que se encuentre el espectador, no es lo mismo que un 
norteamericano común observe el monumento de Berlín, como si lo hiciera un norteamericano 
crítico de arte, y no sería lo mismo que lo viera un alemán, como si lo hiciera un judío. Las 
perspectivas serán siempre diferentes, siempre pertenecientes a un estado subjetivo, en que 
podemos observar la autenticidad del objeto artístico, no en la forma, no específicamente, sino en la 
autenticidad de cada perspectiva individual por la que se  analice esta forma. 
El objeto escultórico es una materia tridimensional táctil, que transforma el espacio, y se le 
relaciona; confronta al espectador: es una masa imponente que, por objetivo principal y por función, 






Pierce afirma que existen tres clases de experiencias, cuando el espectador confronta  la 
obra. La primeridad es  la primera impresión no analítica, no puede ser pensada como un 
acto de verdad, sólo puede ser pensada como una alternativa o una apariencia. La 
segundidad (...) es la experiencia de la intencionalidad de darle una idea a algo que posee 
una marca, insinúa un objeto profundo, innato en relación con algo más, y la terceridad 
actúa entre un signo, su objeto y el interpretante.” (El signo -Peirce-. disponible en URL) 
 
La interpretación individual de los objetos (la primeridad) da apertura a  lenguajes estéticos y al  
entendimiento de que el arte es una expresión personal independiente opuesto a toda clase de  filtro 
social, reglas, parámetros o ideas enmarcadas en una conceptualización del arte, o de lo que 
entendemos, o lo que nos han dicho que es el arte. Nuestras propias estructuras de conocimiento se 
modifican a través de las experiencias vivenciales, ofreciendo la posibilidad de concretar memorias 
en un  objeto, haciéndolo táctil, visible al espectador y de fácil entendimiento. 
 
La  escultura en su voluminosidad, es una presencia imponente abriéndose camino para incluir su 
verdad. “Los objetos que percibimos por primera vez, nos impresionan inmediatamente de manera 
psicológica.” (Kandinsky W 1912 P. 52) 
 
La representación del ser humano en objetos, pertenece al lenguaje visual y es una herramienta 
importante de comunicación.  
 
Cada sistema de comunicación tiene un código, un  procedimiento clave que conoce tanto el 
receptor como el emisor y que hace posible tanto el intercambio de información entre ellos, 
como la creación de conocimientos a partir de dicho código especifico de la comunicación 
visual; es un sistema con el que podemos enunciar mensajes y recibir información a través 
del sentido de la vista. (Acaso M 2008 Pág.  25) 
 
El objeto- escultórico-artístico, siendo un lenguaje visual tiene como facultad expresar cualquier 
tipo de interpretación, pone a consideración en primer plano a la imaginación, permite lecturas de 
diferente índole: disfrutar del objeto desde nuestras experiencias, empaparnos de su forma, de su 
teatralidad; no necesitamos tener un conocimiento profundo, el lenguaje visual nos permite 
apreciarlo inconscientemente, gracias a la forma y el color, con estos dos elementos podemos leer la 
obra sin la necesidad de tener un grado muy elevado de conocimiento. 
 
La obra escultórica tiene varios aspectos formales que dejan en el espectador un cierto grado de 
deleite o comprensión; si éste fuese el caso, podríamos establecer comunicación a través de su 




La obra escultórica tiene a su favor la autonomía, a diferencia de la pintura, ya que ésta es una 
simple ilusión de acontecimientos, la forma escultórica “en virtud “es” en sí misma y debe ser 
comprendida por sí sola.”(Ernst C 1964 p. 292) 
 
La relación de la obra con el espectador, es de cierta forma, un hecho que sólo le corresponde al 
espectador descifrar, respecto a las virtudes de ésta, porque la obra existe y tiene una confrontación 
directa con nuestro espacio, conforma parte ya de nuestro entendimiento, de nuestra realidad 
material. 
 
La escultura, por ser un lenguaje visual, es de fácil entendimiento,  
 
Resulta muy importante su facilidad de penetración, ya que ver cuesta menos esfuerzo que 
leer. Pensemos qué ocurre cuando llegamos a casa y estamos cansados de la jornada diaria; 
preferimos encender la televisión que leer el periódico. Esto se debe a que leer un texto es 
un proceso en el que obtenemos información de signos completamente abstractos como las 
palabras, que no se parecen en nada al original que representan, mientras que de una imagen 
extraemos información que sí se parece a la realidad.    (Acaso M 2008 pág. 27) 
 
Esto sucede a menudo con la mayoría de las obras de arte, cuando observamos su aspecto formal se 
permite la libre disgregación de ideas en que cada interpretación resulta acertada, y cuando 
analizamos la obra desde su aspecto conceptual, ocurre que, si tenemos un grado de educación en el 
tema, podríamos asociarlo, en cierta manera, con el objeto; pero esta asociación no siempre es 
correcta, se pierde el aspecto fundamental de la obra que constituye, a mi parecer, una experiencia 
sobrehumana, y no hablemos desde el punto de vista de un niño, que simplemente te desconectaría 
directamente del sentido de comunicación de la obra. 
 
“De entre todos los sistemas de comunicación empleados por el ser humano, el lenguaje visual 
es el que tiene un carácter más universal, es decir, que un mensaje emitido a través de la 
comunicación visual es entendible por individuos de diferentes culturas en una proporción muy 
alta.” (Acaso M 2008 p. 29) 
 
El oficio, que en definitiva es irrelevante, es un proceso siempre de búsqueda, ya que estamos 
ligados siempre a la forma y su existencia, de su presencia en el  aquí y en el ahora. 
             La forma, en un sentido estricto, no es más que la delimitación de una superficie con otra.”     
El objeto artístico -una historia narrativa, una obra de artesanía o una actuación visual o 
auditiva- se valora como una fuente de placer inmediato en sí mismo y no esencialmente por 
su utilidad a la hora de producir algo más que sea útil o placentero. Esta cualidad de placer 
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de la belleza, o placer estético, tal como en ocasiones se lo da en llamar, deriva del análisis 
de distintas fuentes. (Kandinsky W 1912 p. 58) 
 
3.2  Color 
 
Un color puro y profundamente saturado puede resultar agradable a la vista; captar la coherencia 
detallada de una historia con un argumento puede ser placentero. La forma y la técnica de una 
pintura paisajística pueden procurar placer, pero también pueden hacerlo las montañas azuladas 
y nebulosas que ésta representa.  (Dutton. D, 2010 p. 79) 
 
El color tienta al ojo a experimentar sensaciones que, de cierta manera, el hombre degusta 
consciente o inconscientemente  en la primeridad (cuando existe una impresión no analítica de la 
forma), y no se hable sólo de experimentar una obra de arte, existe esta impresión en todo lo que 
nos rodea: grandes volcanes, grandes edificaciones, grandes desastres, todos estos manejan colores 
diferentes y, por ende, estéticas diferentes. Tal vez el color denota los entornos psicológicos que 
nuestro cerebro interpreta, ¿o nosotros determinamos el color de nuestro entorno? 
 
Si nos encontráramos en campo abierto, observando el amanecer frente a un lago, y, de repente, 
observamos un manto de color anaranjado que irrumpe en el misterio de cada madrugada. Quiere 
entrar, abriéndose camino entre curvas, entre las montañas, una sensación de cobijo, de calor, 
cuando los púrpuras se tornarían verdes, rojos y amarillos, y el inevitable color a piel, que se 
degrada ante el paso de la luz por el efecto del harapo. No sería lo mismo imaginarlo, si el amanecer 
lo estuviera contemplando un individuo al que la juerga atrapó, el paisaje seria desalentador. ¿No 
nos ha sucedido que, cuando, anímicamente, uno se encuentra en estado de soledad o tristeza, 
inconscientemente, tendemos a apreciar el ambiente en un estado mucho más gris? 
Psicológicamente, nuestro entorno se transforma ante nuestras emociones. 
 
En el color podemos denotar la subjetividad; por ejemplo, si pensáramos en el color azul-universo, 
eso nos transmitiría casi de inmediato un sentido de grandeza o de espiritualidad, nos alienta a 
pensar en infinito.  
 
La expresión del color satisface en el espectador las resonancias anímicas, todo esto por asociación, 
convirtiéndose en un elemento de comunicación arraigada a la belleza y a la estética;  la riqueza del 
color, su esencia, está en la interpretación subjetiva del individuo, ya que por intuición asimila el 
color, dando un punto de partida para la definición, donde es la forma la que delimitara esa 






Pensemos en un cubo,  su forma, sus líneas, sus perspectivas formales, estructurales y lineales en lo 
que significa en sí la figura tridimensional de un cuadrado. Existe, pues, la delimitación en su parte 
formal, ancho, altura y profundidad, como podría representarse también la razón del ser en su forma 
geométrica, representando la construcción del pensamiento humano, en un entendimiento lógico, 
que se sitúa bajo reglas del arte, que no queda emancipado de  principios, es clara, evidente y 
contundente, siempre y cuando se lo analice desde una perspectiva que evoque un diálogo. Kant 
afirma que “las leyes son sólo limitaciones de nuestra libertad de condiciones, mediante las cuales 
ésta concuerde universalmente consigo misma; por lo tanto, se refiere a algo que es por completo 
nuestra obra y de lo cual nosotros podemos ser la causa por medio de aquellos conceptos.”   
 
El arte nos permite transformar  leyes y conceptos, los mismos que hemos ido forjando como 
Humanidad a través de la Historia, por eso la importancia del arte, si bien no es una necesidad, se 
convierte en necesidad misma y por la cual el hombre se ha venido desarrollando, ese instinto de 
crear ha llevado a la humanidad a su desarrollo social, económico, político, religioso filosófico, 
artístico y científico -tecnológico, y, en palabras más concretas, a su evolución misma del 
pensamiento: “La crítica del conocimiento demuestra que es un momento necesario, en la 
estructuración del conocimiento” ( Ernst Cassirer 1964 p. 40). 
La transgresión del pensamiento, completo de su forma, nos recuerda que nuestras culturas se han 
venido construyendo por medio de la imagen. Transformar o transgredir esta forma lógica, conlleva 
a denotar que dentro de un pensamiento racional existen otras opciones, que una idea racionalista 
tiene un núcleo que se abre a nuevas ideas y, por ende, se cierra en otras, y así sucesivamente. La 
humanidad en su amplia capacidad de razonamiento ha creado  un infinito de posibilidades, en 

















Por tradición, nuestras culturas han asumido la geometría como parte de sus representaciones 
gráficas, pues,  recuerdan, con sus apariencias y sus significados, la importancia de su cotidianidad. 
La humanidad ha venido elaborando un concepto de la racionalidad en la que todos normamos 
nuestro pensamiento. Esta racionalidad se encuentra en todos los aspectos cotidianos de nuestra 
vida. El concepto de “Razón” norma nuestro aspecto como el de “un ser racional”, un ser dispuesto 
al conocimiento, un espectro cuya posición está sumamente dirigida a juicios y conceptos. 
Imaginaremos la forma geométrica de un cubo como una caja delimitante, que encierra un espacio. 
 
El exterior de la forma, es decir, el de la delimitación, que en este caso sirve de medio a la forma, 
nunca superará dos límites externos. “La forma, como delimitación, tiene como objetivo recortar 
sobre un plano, por medio de esas delimitaciones, un objeto material, y así dibujar el objeto sobre el 
plano” (Kandinsky W 1912 p. 59) 
 
Sin pensar qué es un cubo, sino un objeto con las características de una caja, se delimita la forma 
creando  este objeto: “caja”. 
 
¿Para qué se crea el objeto? Tal vez el objeto se crea por necesidad. Porque en el hecho de crear 
rige la necesidad. ¿Por qué la forma del tenedor, o la forma de la tasa? Por una necesidad utilitaria,  
por su función. ¿Entonces cuál es la función del objeto artístico?   
 
Según Platón: “Las Ideas existen trascendentemente, son substancias separadas de los objetos que 
percibimos sensorialmente. Son entidades que poseen existencia real e independiente: cada Idea es 
una "substancia, algo que existe en sí como realidad trascendente y no inmanente a las cosas. Se 
quiera o no, el mundo de las ideas es todavía un espacio abstracto. El escultor  indaga en este 
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mundo abstracto y delimita sus formas; abstrae la idea y la convierte en objeto, “o la forma 
permanece abstracta”. (Kandinsky W 1912 p. 59) 
 
Es simple. Si no hubiéramos tenido la necesidad de utilizar una herramienta para llevarnos la 
comida a la boca, no existiría la idea de crear esta herramienta. El arte, a su vez, parte de la 
necesidad de indagar y concretar este mundo de las ideas. 
Con la necesidad viene la idea, y con la idea, viene el objeto. La función del objeto artístico es 
delimitar estas formas abstractas, que, según el postulado platónico, se hallan en el mundo de las 
ideas, y las dispone a la interpretación de los individuos, donde se encuentra la esencia de esta 
necesidad en el dinamismo que se halla tanto en el mundo de las ideas como en el de los objetos, 
donde el individuo es capaz de jugar con sus imaginarios.  
 
El cubo se encuentra, entonces, delimitando todo este espacio indagado, y para indagar en las 
numerosas teorías del pensamiento humano, físicas, económicas, políticas, religiosas, sociales, 
ambientales, técnicas psicológico-artísticas, ya que, si nos ponemos a pensar en este particular, son 
construcciones del individuo, porque ésta es la función de este individuo como especie. Se 
encuentra determinando a esta especie en  su función de razonar, pensada, esquematizada, lógica y 
funcionalmente. 
 
Es el aspecto racional de nuestro ser, como individuos únicos, creadores de  las “teoría de las 
formas geométricas”, las cuales no se encuentran en las formas inorgánicas de la naturaleza, y las 
que han valido como elemento fundamental para la evolución y desarrollo del individuo.  
 
En cuanto a la representación del cubo, el raciocinio presenta entonces una delimitación que se ve 
reflejada en el cotidiano, al que se ve sometido el individuo. En cuanto a la construcción de ideas, 
este cubo significa en su forma racional al individuo.  
 
El cubo matemático proviene del término latino cubus, que a su vez proviene del griego: kybos 
(κυβος). Según el Breve Diccionario Etimológico de la Lengua Castellana de Corominas, de 1987: 
“El arte ha utilizado esta forma geométrica, poliédrica regular, limitado por seis caras cuadradas de 
perfecta simetría, cuerpo sólido limitado por seis cuadrados iguales”. 
 
 Forma que se ha utilizado en el arte como es el caso de los artistas minimalistas, en el que 
desarrollaron una idea en la que las obras funcionan sólo desde el punto de vista de lo material, en 
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cuanto a la superficie, tamaño y color. Casi podríamos decir que las obras tenían como principal 
significación, su interpretación en la sencillez, que resulta una obra de arte: en la primera sensación 
que tiene el espectador. En la escultura, los artistas se vieron involucrados con formas geométricas, 
como los cubos, las pirámides y esferas, tratando de intervenir lo menos posible. En tanto al color, 
apenas se modificaba, presentaban colores neutros. Representaban la forma tal y como es, una 
sensación casi inmaterial, en lo que los materiales eran mínimamente manipulados, y dieron mucha 
importancia a las características físicas del material, el lenguaje que éste pueda tener. 
 
Entre los escultores más destacados tenemos:  
 
Sol LeWitt (1928). (9 de septiembre de 1928, Hartford, Connecticut,-† 8 de abril de 2007, Nueva 
York). (Sol LeWitt disponible en URL)  
 
Artista vinculado al movimiento minimalista, en que incurrió en la escultura como medio de 
expresión artística, siendo uno de los principales expositores del arte conceptual y uno de los 
artistas que ha incurrido en esta forma impresionante y en todas las posibilidades que este puede 
adoptar. 
 
En su obra “American, born 1928 Four-Sided Pyramid, first installation 1997, fabricated 1999 
Concrete blocks and mortar, 458.15 x 1012.19 x 970.92 cm (180 3/8 x 398 1/2 x 382 1/4 in.)”, 
muestra cómo puede ser manipulada la forma geométrica, pero sin perder de vista cómo se 
construye a través de símbolo del cubo, un pensamiento centrado a definir y de construir acorde a 
las funciones del sistema, representándolo en una gran pirámide, que se puede asociar con la 
pirámide de las clases sociales; porque es el razonamiento del Capitalismo el que conlleva siempre 
a dar una definición económica a la sociedad.  
Otro gran artista que ha utilizado la geometría para representar todo es Donald Judd (1928-1994).  
 
Escultor estadounidense, uno de los creadores y teóricos del Minimalismo, nacido el 3 de 
junio de 1928, en Excelsior Springs, Missouri, y fallecido el 14 de febrero de 1994."La 
escultura de Judd  ejemplifica el nuevo arte americano que surgió en los años sesenta como 
respuesta a las convenciones compositivas y jerárquicas europeas. Sus formas reductivas y 
geométricas ejemplificaron el imperativo modernista hacia la purificación de los medios 
(...). Pero este reto a las distinciones convencionales entre los materiales, provocó 
inmediatamente una revuelta contra esta pureza, que abrió las compuertas del 
Postmodernismo. Como crítico, su poderosa y unívoca visión del arte, estableció el marco 
en el que su arte y el de sus iguales era discutido (...) fue lo abstracto y las cualidades 
plásticas del nuevo arte americano lo que Judd articuló con enorme claridad" (Haskell). 




Una de las obras más imponentes de Judd es Untitled (Six Boxes), en la que denota un conjunto de 
características de forma y contenido. En su forma, en nuestra primera experiencia con la obra, 
existe, hay un intento de jugar con la subjetividad  imaginativa, ofrece esencialmente un producto 
realista, existente, pero en el que tenemos la oportunidad de divagar en la realidad, de divagar en el 
placer del objeto, con sus delimitaciones formales, con un gran placer de intuición, que lleva al 
intérprete a imaginar su forma en cuanto el espacio. 
 
Otro gran artista que se vale por la forma geométrica, gracias a su gran parecido simbólico y la 
conexión que existe entre nuestra creación, y que podría denotar el ícono de nuestro racionamiento 
lógico, es el artista Victor Grippo. Vida, muerte, resurrección, instalación integrada por cinco 
cuerpos geométricos, rellenos de porotos negros, agua y cúpula de vidrio. 
 
El artista presenta dos grupos de cinco elementos geométricos. En uno de los grupos, los 
elementos están vacíos, y en el otro, están llenos con porotos humedecidos en proceso de 
germinación. En un determinado momento, los porotos, que aumentan de tamaño, deforman 
los recipientes que los contienen y los hacen estallar. Así, la perfecta geometría, símbolo de 
intervención humana en el mundo, es superada por la vida del más simple fruto natural. Al 
mismo tiempo, el plomo como símbolo de lo inmutable cede frente a una humilde semilla, 
símbolo de la vida. (Oliveras E 2007 p. 83) 
 
La deconstrucción de este elemento conlleva a la posibilidad de transitar en el infinito de las 
formas, que se encuentran enmarcadas por estas delimitaciones. Se convierte entonces en un tipo de 
juego, de crítica a todos estos sistemas lógicos de la humanidad. Nuestro pensamiento lógico escapa 
de lo lúdico, es una fuente de desconexión con el mundo real. Podríamos encontrarnos en un 
momento esencial. El azar es un elementos por el cual transita el placer de la creación, por sus miles 
de derivaciones se podría modificarlo todo en una simple forma u objeto. El gozo de descubrir o 
descomponer la forma, se hace permisible con la imaginación… A un simple cubo podríamos 
transformarlo en pirámide o en esfera, haciendo alusión a cambiar esa estructura o discursos 
planteados por el uso de la razón. 
 
El placer de crear es una ventana a conocer el mundo de lo imaginado, porque en la acción de crear 
y representar las ideas se encuentra nuestra realidad objetual y es esto lo más cerca que podríamos 




El juego en cuanto placer,  trastorna el pensamiento lógico y, a su vez, el individuo se vuelve 
mucho más susceptible a la racionalidad lógica Permite desligarnos de los pensamientos lógicos 
cartesianos, aquellos que especifican las reglas para el funcionamiento de los sistemas. 
 
Es importante detenerse a pensar en esas manifestaciones, como la fiesta, el juego, los sueños y las 
actividades lúdicas, las cuales nunca toman como fundamento el concepto que pretenden darle  más 
tarde una justificación. 
 
En las vanguardias del siglo XIX al XX, y siendo más específicos, en las pinturas de Vincent Van 
Gogh, “cuando alcanzaron el colmo de la tensión y la desesperación, traducidos en una auténtica 
explosión de color y pinceladas violentas cargadas de sufrimiento, que sólo se entenderían y 
admirarían después de su muerte.”(Crapaldi  G, 2004 p. 11) 
 
Estuvo vinculado siempre a la creación artística, de la cual nunca se vio beneficiado en ninguno de 
los aspectos, ni económica, ni emocionalmente, pues, existió un completo desinterés social por sus 
obras. Un punto de autenticidad en la obra de Van Gogh, donde resuenan los sentimientos 
encontrados, donde su único refugio lo encontró en el placer de concebir sus ideas en el mundo 
material, es haber llegado a experimentar  placer y gozo a través de su obra. 
 
Siempre connotaremos un lado instintivo ante lo racional, la vinculación en la que todos formamos 
parte como especies. Justamente ahí, en la vinculación o retorno con nuestros instintos, en donde  la 
idea del arte se torna infinita de posibilidades, ¿O todas estas ideas se verán  afectadas y analizadas 
en torno a nuestro raciocinio? Todas serán canalizadas, aceptadas o rechazadas, todo, como un 
proceso sistemático, será calificado. ¿O existirá una nueva definición funcional del mismo sistema? 
¿O un espiral que gire en su mismo eje, que retorna a su centro como punto de partida, por el cual 
se desanuden los nuevos e infinitos imaginarios? 
    
Cualquiera que este fuese, el caso Introversión de la serie “Ambientes”, sin fin pretensioso, 
muestra la simple indagación de nuevos espacios, dentro de espacios conformados por cuerpos 
geométricos, es manifestar en la forma escultórica una espontaneidad vinculada al arte desde el 
renacimiento denotando un sinsentido una contradicción respecto al sentido racional, destruir y 




Curiosidad sensible por el volumen, la forma tridimensional de espacios que se esconden, que no se 
dejan apreciar y en los cuales existe un sinfín de formas por explorar y conocer el alma del objeto 
donde se traduce la incidencia de la conformación espacial interna, “ambientes” de formas 
inimaginables. Proceso que se ve, día a día, al transitar por las grandes arquitecturas: sus líneas, sus 
contornos, sus espacios, sus volúmenes, estableciendo funciones para cada una de ellas. Una 
admiración volumétrica que exige la curiosidad y el juego deconstructivo de todo tipo de forma 
dada por el raciocinio del hombre, en las ocurrencias que se han presentado a través de la historia y 
de las que han surgido los avances de la humanidad. Ahí el punto de tensión o desacuerdo con todos 
los círculos del arte, porque, tal vez, en los inicios del artista, no se vincule a éstos como una 
primera opción. Se tiende a pensar en una fantasía de lo artístico, como un algo sublime y 
extraordinario.   
Lenguaje encargado de comunicar el vacío, concavidades que desnudan agujeros que oscurecen, 
volumen que, a través de la luz, muestra recorridos imaginados. 
Jugar con estos vacíos denotará el lenguaje de la obra, parte de la ocasión, indagación, búsqueda, 
hecho de capturar el alma de la forma geométrica analizada, en este caso como obra escultórica, 
haciendo referencia a una construcción del pensamiento humano y la infinita capacidad de 
transformación que incide en la transformación del pensamiento. 
 
Todo acto creativo cruza por sensaciones en las cuales podemos experimentar un alto nivel de gozo 
en todos los aspectos, desde el esfuerzo que lleva la realización de la obra, hasta culminar con la 
expresión misma de la obra, su fin en su forma materia, pero que abre al espectador un sin número 
de interpretaciones de las misma. 
 
“Introversión” = “actitud por la que se presta mayor importancia a la vida interior que a la realidad 
externa” (Diccionario Enciclopédico Ilustrado, 1994) Consiste en la búsqueda del placer artístico, 
factor fundamental para la realización de la obra, en la que constituye, en su totalidad, todo tipo de 
formas o emociones. Denotando un encuentro placentero con la obra casi como si se tratase de un 
juego donde la meta es la creación de objetos que resalten el lado interno de la forma. 
 
He tomado como referencias y estilo estético a los artistas minimalistas por el hecho de su 
connotación simplista casi superficial de la obra, pero en contradicción, existe un espacio en el cual 
hay mucho por descubrir, nace la idea del cubo como ícono de la razón del hombre, en 
representación a todo lo que abarca el raciocinio de la humanidad. El hecho del material connota 
una actitud fría en cuanto a nuestra perspectiva de nuestra existencia. En cuanto a la deconstrucción 
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de la forma cubo, es la búsqueda constante de un sinnúmero de formas por explorar denotando qué 
existe en esta búsqueda infinita, dentro de las estéticas del arte y que, sin embargo, no está absenta 
de pertenecer a un todo. De ahí la oxidación como llamada a pertenecer a este todo, corroe, penetra, 
impacienta a la única especie que trata con mayor ímpetu de desligarse de su estado natural, y que, 
por el contrario, es la única especie que trata de sobreponerse a ello, pero, sin obtener resultados, la 
naturaleza impone su máxima soberanía. La asociación  del color se remite al gusto del placer que 
identificará esta ruptura de lo convencional por medio del alto contraste y en el color un agrado por 
la infinitud del pensamiento. La idea que se tiene del hombre, que se tiene de todo en general, 




































Una crítica a las exacerbadas distorsiones  en  que los críticos del arte desplieguen a teorizar desde 
sus propios gustos estéticos, “extraños y limitantes”  
¿ Que hace que la espontaneidad de un loco psiquiátricamente hablando en un soporte, donde 
desborda todos sus conflictos se diferencie  a un “artista” como Polock” entre otros…? ¿Será a 
acaso que este está vinculado a un sistema, de producción? ¿O no es el arte uno de los tantos 
productos comerciales del sistema? ¿Acaso las esculturas públicas en sus inicios no eran formas 
manipuladoras de los gobiernos  para enseñarnos lo que era el patriotismo. Es uno de los mil 
sentidos que despierta el arte, porque  en el arte no se vive ni se muere, porque allí el tiempo y el 
espacio no contienen conceptos, solo se es.   
 
La existencia de  distintos lenguajes y expresiones  en diferentes culturas, sub. Culturas, creencias, 
etnias, estilos, religiones, así desde los escalafones mal altos de nuestra sociedad hasta los más 
bajos. Las distintas formas de reflejo, de interpretación y creación, que se esconde dentro de la 
conciencia del individuo.  
 
El  mundo objeto como tal, es el reflejo de esta actividad humana, el ser  algo en la calidad de 
objeto, es decir una existencia real. 
 
Crear un objeto como resultado de esta actividad  un reflejo real de lo humano, un reflejo del 
individuo en los objetos del mundo material. 
 
Rescatar la diversidad subjetiva del arte, reproducir el sentido del ser humano en la forma de un 
objeto,  estos han de ser objeto de representación humana, identificándolas a través de sus 




Es decir la trascendencia histórica que marcara la subjetivad del individuo como hacedor o creador.  
Responder a la multiplicidad de formas de la conciencia social, la cual está determinada por su 
riqueza y diversidad del mundo objetivo. 
  
Tener en cuenta que la objetividad del hombre es lo único que nos da la certeza y constancia de la 
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American, born 1928 
Four-Sided Pyramid, first installation 1997, fabricated 1999 
concrete blocks and mortar, 458.15 x 1012.19 x 970.92 cm (180 3/8 x 398 1/2 x 382 1/4 in.) 


























Installation au capc Musée d'art  





















 Untitled (Six Boxes)  





















































Victor Grippo. Vida, muerte, resurrección, instalación integrada por cinco cuerpos geométricos,  
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